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Interview vor der Premiere 


Horst Seemann 
zu seinem neuen Film 


Er hat Ideen für Filme, arbeitet als 
Autor oder als Mitautor, und er 
verwirklicht diese Filme als Regisseur. 
Was ihn vor allem interessiert und 
was seine Filme interessant macht, 
ist die Verknüpfung privater 
Schicksale mit den gesellschaftlichen 
Gegebenheiten hier und heute. 
„Suse, liebe Suse“ ist der Titel eines 
neuen Gegenwartfilms von 

Horst Seemann. Er erzählt die 
Geschichte einer jungen Frau, 
alleinstehend, Mutter einer kleinen 
Tochter, einst Köchin, jetzt Kipper- 
fahrerin, in der Perspektive Maschinistin 
in einem Atomkraftwerk. 


RK 
Herr Seemann, mit Ausnahme des Films 
„Schüsse unterm Galgen“ spielen alle Ihre 
Filme in der Gegenwart und zum überwiegen- 
den Teil sind die Hauptfiguren sozial der Arbei- 
terklasse zuzuordnen. Das ist sicher kein Zufall? 
HORST SEEMANN 
Ich meine, daß es eine der wichtigsten Auf- 
gaben der Filmkunst ist, die Probleme der Arbei- 
ter wie selbstverständlich der werktätigen Men- 
schen überhaupt zu erfassen und zu gestalten. 
Da ich selbst aus der Arbeiterklasse stamme, 
=, es für mich geradezu logisch, das zu tun. 

K 


Charakteristisch für Ihre Filme ist weiter, daß 
eine Frau entweder die Zentralfigur ist, wie in 
„Liebeserklärung an G.T.“ und jetzt in „Suse, 
liebe Suse“, daß zum mindesten aber die Frau 
nicht nur als „schmückendes Beiwerk“ behandelt 
wird, sondern ihre Probleme gleichberechtigt 
neben denen der Männer bestehen. Beispiel: 
die Tochter des Brigadiers Helmut Kamp in dem 
Film „Reife Kirschen“. Sind Sie der Meinung, 
daß sich die gesellschaftliche Entwicklung in der 
DDR an Hand von Frauenschicksalen besonders 
gut darstellen läßt? 

HORST SEEMANN 

Ich stimme Ihnen zu, daß sich die Entwicklung 
unseres Staates im humanistischen und sozia- 
listischen Sinne ausgezeichnet am Beispiel der 
Frau beweisen läßt. Der Staat hat die Souve- 
ränität der Frau gefördert. Er hat der Frau alle 
Mittel und Möglichkeiten zur Entfaltung ihrer 
Persönlichkeit eingeräumt. Dennoch gibt es 
genug Probleme, die gerade diese Souveränität 
hervorruft. Es lohnt sich schon, diesen Problemen 
nachzugehen und dabei zugleich den wunder- 
baren, aktiven Frauen Dank und Anerkennung 
zu zollen. 

Damit bin ich auch bei dem eigentlichen und 
ganz persönlichen Grund, weshalb die Frau in 
meinen Filmen eine so große Rolle spielt: meine 
Hochachtung vor den Frauen. Hochachtung nicht 
nur deshalb, weil ohne ihre Arbeitskraft unsere 
Entwicklung überhaupt nicht mehr vorstellbar 
wäre. Hinzukommt doch, daß die Frau, biolo- 
gisch bedingt, dem Manne gegenüber eigent- 
lich immer benachteiligt ist. Nun hat sich aber 
herausgestellt, daß die Frauen mit diesen Pro- 
blemen sehr qut fertig werden, selbst ohne 
Hilfe der Männer, wie Suse beweist. 

1.K: 

Gibt es ein Vorbild für diese Suse? 

HORST SEEMANN 

Die Geschichte der Suse ist erfunden. Es aibt 
kein direktes Modell. Aber ich hatte auf der 
Suche nach einem neuen Stoff Kontakt oufae- 
nommen zu einigen Frouen im Atomkraftwerk 
Lubmin, In ihren Schicksalen und Problemen 


habe ich manches gefunden, 2 sich dann in 
der Figur der Suse niedergeschlagen hat; diese 
Figur ist eigentlich eine indirekte Fortführung 
= jungen Frau aus „Reife Kirschen“. 


Bevor sich der Film dem gegenwärtigen Schick- 
sal seiner Heldin zuwendet, wird der Zuschauer 
in einer knappen Exposition mit der Vergangen- 
heit Suses bekannt gemacht. Weshalb? 

HORST SEEMANN 

Dieser kurze Prolog ist wichtig für das Verständ- 
nis der Figur. Suse, ein Findelkind, ist in Thü- 
ringen bei Bauern aufgewachsen. Sie liebt die 
Natur, hat ein gesundes Verhältnis zur manuel- 
len Arbeit. In der kurzen Geschichte ihrer Ver- 
gangenheit möchte ich nicht mehr als ein paar 
Hinweise geben, die die Phantasie des Zu- 
schauers anregen sollen. Im nachhinein soll für 
ihn vorstellbar werden, woher Suses Liebe zur 
Natur kommt, weshalb sie einen Kipper fährt. 
Auch für Suses Beziehung zu ihrem Kind ist 
diese Vergangenheit wichtig. Suse hat ihre Mut- 
ter nicht gekannt, aber sie hat Liebe gefunden 
bei einer fremden Frau. Nun findet sie selbst 
einen Halt an ihrem Kind, als sie verzweifelt 
ist, sie spürt, daß es sich lohnt, für das Kind 
zu leben. 


Ihr Film, Herr Seemann, erzählt, wie Suse der 
Liebe begegnet, Glück und Enttäuschung erlebt, 
wie sie über diesen Erlebnissen selbstbewußter 
wird, reifer. Wo liegen aus Ihrer Sicht die 
Hauptakzente des Films? 

HORST SEEMANN 

Mich interessierte es, die individuelle Ge- 
schichte der Suse mit moralischen und poli- 
tischen Haltungen zu verbinden, die ich für sehr 
wertvoll halte im Hinblick auf die Formung einer 
jungen sozialistischen Persönlichkeit. Suse ver- 


sucht, ihre eigene Vorstellung vom Leben, von’ 


der Zukunft zu realisieren. Sie macht sich frei 
von der Liebe zu Manne, in der sie keine end- 
gültige Erfüllung finden kann. Aber das ist 
keine Absage an die Liebe überhaupt. Die Be- 
gegnung mit Boris gibt ihr neue Impulse, ver- 
ändert sie, läßt sie ein Stück walhsen. Das ist 
kein leichter, sondern ein schwieriger und 
schmerzlicher Prozeß, in dem private und gesell- 
schaftliche Aspekte ineinander übergehen, ein- 
ander bedingen. Das zu zeigen, darauf kam es 
mir an. Ob es gelungen ist, müssen die Zu- 
schauer entscheiden. 

T.K. 

Liebe und kein Happy-End. Sie fürchten nicht, 
daß das Publikum enttäuscht sein könnte? 
HORST SEEMANN 

Es bleibt offen, ob Suse mit Boris glücklich wird 
oder mit einem anderen Mann. Suse hat eine 
Perspektive. Sie hat viele Möglichkeiten, ihr 
Leben zu gestalten, Das wird, hoffe ich, für den 
"spe interessant sein. 

T.K. 

Zwei Männer spielen in Suses Leben eine Rolle: 
Manne, dem sie — sehr jung noch — begegnet, 
und der der Vater ihres Kindes ist, und der 
sowjetische Ingenieur Boris. Würden Sie bitte 
zunächst zum Charakter der sehr interessanten 
Figur des Manne einiges sagen. 

HORST SEEMANN 

Es kam mir darauf an, die Labilität und Zerris- 
senheit im Wesen eines solchen Menschen be- 
greifbar zu machen. Manne hat versucht, die 
DDR zu verlassen. Er tat es nicht aus feindlichen 
Motiven. Er hatte Schwierigkeiten im Studium. 
Seine Eltern leben in der BRD. Da er keinen 
festen Klassenstandpunkt hatte, war es leicht, 
ihn zu verführen. Dieses Verführtwerden auf 
Grund einer nicht gefestigten Bewußtseinssitua- 
tion mußte glaubhaft gemacht werden, denn 


das ist eine psychologisch und politisch wichtige. 


Frage. Manne hat aus seiner unüberlegten 
Handlung Schlußfolgerungen gezogen. 


Suse, liebe Suse 


a Suse zur Ausbildung als Maschinistin in 
die Sowjetunion fährt, vertraut sie die kleine 
Suse dem Vater des Kindes an. Ich bin der 
Meinung, sie tut das, um Manne zu helfen, 
nicht aber als ersten Schritt zu einer Rückkehr 
zu ihm. Ist das richtig? 
HORST SEEMANN 
Einmal, am Beginn ihrer. Liebe, war Manne der 
Suse geistig überlegen. Er hat ihr beigebracht, 
daß eine Köchin lernen kann, den Staat zu 
regieren. Heute ist Suse Manne überlegen, und 
sie hilft ihm, indem sie ihm Vertrauen ent- 
gegenbringt, ihm ihre Freundschaft anbietet. 
Diese Freundschaft ist jetzt das wesentliche 
Merkmal ihrer neuen Beziehung zueinander. 
Mit einer Wiederkehr der Liebe hat das nichts 
zu tun. 
TER 
Suse verliebt sich in Boris. Man kann anneh- 
men, daß dem sowjetischen Ingenieur die junge 
Frau nicht ‚gleichgültig ist. Trotzdem verzichtet 
Boris darauf, Suse vor ihrem Flug in die Sowjet- 
union noch einmal zu sehen. Weshalb? 
HORST SEEMANN 
Boris will die Gefühle, die ihm entgegen- 
gebracht werden, nicht verletzen, aber er kann 
und will sie auch nicht nähren. Seine Arbeit 
bringt es mit sich, daß er heute hier, morgen 
dort ist. Sein Lebensstil würde Suses Entwick- 
lung nicht guf tun. Boris achtet die Menschen zu 
sehr, als daß er eine Persönlichkeit in ihrer Ent- 
wicklung zerstören würde. Ich meine, dies ist 
.= schwere und schöne Haltung von einem 
ann. 


Weshalb haben Sie überhaupt diese Liebes- 
geschichte zwischen zwei Menschen verschiede- 
ner Nationalitäten gewählt? 

HORST SEEMANN 

Im Zeitalter der sozialistischen Integration kom- 
men auch in der Liebe neue Probleme auf uns 
zu. Das sind Fragen, die eng mit der Verant- 
wortlichkeit des einzelnen verknüpft sind, zu- 
gleich aber auch wichtige Fragen für die Gesell- 
schaft. Ich habe hier gewiß keine Entdeckung 
gemacht, doch im Film sind diese Probleme bis- 
-— noch nicht behandelt worden. 


Herr Seemann, gestatten Sie zum Abschluß noch 
eine Frage, die einen anderen Film betrifft, der 
in Ihrem Film eine Rolle spielt. Boris und Suse 
sehen sich gemeinsam den sowjetischen Film 
„Der letzte Schuß“ an. Weshalb haben Sie den 
Schluß dieses Films zitiert? 

HORST SEEMANN 

Eine Frau erschießt einen Weißgardisten, den 
sie liebt, weil sie verhindern muß, daß er, ihr 
Gefangener, zu den Feinden zurückkehrt. Es 
geht also um eine harte Klassenauseinander- 
setzung. Suse fällt es gefühlsmäßig schwer, mit 
diesem Widerspruch fertig zu werden. Wie sie 
das tut, macht für den Zuschauer auch ihre 
eigene Position deutlich. „Der letzte Schuß“ 
gehört zu den Filmen, die ich sehr liebe, weil 
hier in einem individuellen Schicksal zugleich‘ 
eine politische Analyse gegeben wird, die auch 
für unsere nationale Situation heute noch inter- 
essant ist. In dem sowjetischen Film „Der letzte 
Schuß“ ist es gelungen, die reiche Persönlich- 
keit und das hohe Bewußtsein einer Frau zu 
gestalten, nicht didaktisch, sondern an Hand 
einer Geschichte, die menschlich bewegend ist, 
die über emotionalen Erlebnissen zu rationalen 
Erkenntnissen führt. Solche Geschichten, in 
denen persönliche Entscheidungen mit der ge- 
sellschaftlichen Entwicklung korrespondieren, 
Geschichten, die den Zuschauer zwingen, sich 
mit den Problemen der Helden auseinanderzu- 
setzen, brauchen wir. 


Das Gespräch führte Ilse Jung 
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Szenen aus dem neuen DEFA-Film 


„Suse, liebe Suse 
als Manne werden wir Jaecki Schwarz 


und als Boris den sowjetischen 
Schauspieler. Boris Seidenberg sehen, 


der voraussichtlich im Frühjahr 1975 
Premiere haben wird. Die Titelrolle 
spielt Traudl Kulikowsky%, 


Fotos: DEFA/Kuhröber 
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Literaturverfilmung 


A.N. Ostrowskis Drama in einer bemerkenswerten Farbfilmversion 


Die Liebe zwischen 
der Schauspielerin 
und dem Lehrer 
bleibt ein 

schöner Traum. 
Die Verhältnisse 
gestatten kein 


gemeinsames Glück. 


(oben) 


Alexandra 

ist zum Spielball 
der kleinstädtischen 
Intrigen geworden. 


(oben) 


A 


as Schicksal einer jungen Schauspielerin 

steht im Mittelpunkt dieses Films, der 
mit realistischer Detailtreue die Atmosphäre 
einer russischen Kleinstadt Ende des vergan- 
genen Jahrhunderts nachzeichnet. 
Alexandra Negina, eine talentierte junge 
Künstlerin, hat die Gunstbeweise des altern- 
den Fürsten Dulebow — dargestellt von Nikolai 
Grizenko% — brüsk zurückgewiesen. Stolz und 
ehrlich, will sie weder sich selbst noch ihrer 
Liebe zu dem jungen Lehramtskandidaten 
Melusow untreu werden. 
Doch der Fürst rächt sich. Durch seinen gesell- 
schaftlichen Einfluß will er ihre Benefizvorstel- 
lung — für die Negina die wesentlichste Ein- 
nahmequelle — zu einem Mißerfolg werden 
lassen. Da greift der reiche Gutsbesitzer Weli- 
katow in diese Intrige ein. Er kauft die ganze 
Vorstellung auf und sorgt damit für eine Sen- 
sation, die die klatschsüchtigen Repräsentan- 
ten der gehobenen Gesellschaft ins Theater 
treibt. 
Welikatows Bitte, ihm auf sein Gut als Haus- 
herrin zu folgen, stellt Alexandra Negina 
jedoch vor eine schwere Entscheidung: Hier 
ist der von ihr geliebte, aber arme Melusow 


Nikolai 
Grizenko 
Seite 23 


Die junge Frau hat 
viele Verehrer, aber 
nur wenige Freunde. 
Die schwerste 
Entscheidung 

ihres Lebens muß sie 
allein treffen. 

(Foto links und 
unten) 
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und die Unmöglichkeit, weiter an diesem Thea- 
ter zu spielen — dort der ungeliebte Mann, 
aber die finanzielle Sicherstellung und das 
Versprechen, dem Künstlerberuf nicht entsa- 
gen zu müssen. 

Issidor Annenski lieferte mit seinem Film eine 
werkgetreue Umsetzung des berühmten gleich- 
namigen Bühnenstücks des großen realisti- 
schen Dramatikers A. N. Ostrowski, der mit 
diesem Werk den russischen Schauspielern ein 
Denkmal setzte. 


TALENTE 

UND 

VEREHRER 
Ein sowjetischer Farbfilm aus dem Filmstudio 
„Maxim Gorki“ 
BUCH und REGIE: Issidor Annenski 
DARSTELLER: Swetlana Pelichowskaja (Negina), 
Leonid Gubanow (Welikatow), Olga Charkowa 
(Domna Pantelejewna), Nikolai Grizenko 
(Dulebow), Wladimir Bogin (Melusow), Nonna 
Terentjewa (Smelskaja) u. a. 
KAMERA: Michail Kirillow 
AUSSTATTUNG: Noi Senderow 
MUSIK: Tichon Chrennikow, 
Alexander Tschaikowski 


Simone Signoret und 
Alain Delon, die 
beiden Berühmtheiten 
des französischen 
Films, spielen 

die Kontrahenten 

in diesem Krimi. 


Spannung 
und Gesellschaftsanalyse 
in einem 
französisch-italienischen 


Farbfilm 
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J- attraktiv und, wie die Polizei rasch 
ermittelt, reich war die Frau, die man neben 
ihrem Wagen tot im Schnee gefunden hat — 
ermordet. Der Schneesturm hat alle Spuren 
längst verweht. Ein Mordmotiv ist nicht zu 
erkennen. In der Nähe ist ein abgelegenes 
Gehöft, und dort sucht Kommissar Larcher nun 
einen Täter. Wo sonst sollte er suchen? 


Auf dem Hof hat die Bäuerin das Heft in der 
Hand. Mann, Söhne, die Tochter, die Schwie- 
gertöchter, die Enkelkinder — sie regiert in 
diesem Kreis. Immer und immer wieder kommt 
der Kommissar, um Zusammenhänge herzu- 
stellen, um Aussagen zu überprüfen, Alibis zu 
ergründen. Immer deutlicher zeichnet sich das 
Bild vom Leben dieser Menschen ab, das so 
wenig Schönes hat, das hart ist und rauh. 
Unzufrieden sind besonders die Jungen mit 
diesem Dasein, das ihnen keinerlei sinnvollen 
Weg zu bieten hat. Die letzten Einzelheiten 
familiären Zusammenlebens scheinen sich dem 
Kommissar zu eröffnen, aber einen Mörder 
kann er noch immer nicht überführen... ! 


Ein interessantes Darstellerduell liefern sich 
in diesem sozialphsychologisch aufgebauten 
Kammerspiel Simone Signoret% als die Bäue- 
rin und Alain Delon als der Kommissar. Der 
im Vorjahr gedrehte französisch-italienische 
Farbfilm, mit dem der Regisseur Jean Chapot 
debütierte, fand bei der französischen Kritik 
besonders seiner klaren realistischen Sicht 
wegen sehr positive Bewertung: Kriminalfilm 
und soziale Studie zugleich. 


Simone 


Starkrimi 


EIN ALIBI 
FÜR 
MITTERNACHT 


DS 


Ein französisch-italienischer 

Kriminalfilm in Farbe 

BUCH und REGIE: JEAN CHAPOT 
DARSTELLER: Alain Delon (Staaanwalt 
Larcher), Simone Signoret (Rose), Paul Crauchet 
(Pierre, ihr Mann), Catherine Allegret 
(Francoise, ihre Tochter), Bernard LeCoq 
(Paul, ihr Sohn), Miou-Miou (Monique, die 
Frau von Paul), Pierre Rousseau (Louis, ihr 
Ältester), Beatrice Costantini (Lucile, die 
Frau von Louis), Renato Salvatori (Hotelbesitzer) 
KAMERA: Sacha Vierny 

MUSIK: Jean-Michel Jarre 


Indizien eines 
Verbrechens tauchen auf. 
Gegenseitige 
Verdächtigungen 

führen zum Zerfall 

der Familie, 

intimste Beziehungen 
kommen ans Tageslicht. 
(oben und links) 
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Aus Japan 


Onibab 


Kaneto Shindos Gleichnis 
vom mörderischen Krieg 


u Weltruhm kam der japanische Regisseur 

Kaneto Shindo durch einen Film, in dem 
kein Wort gesprochen. wird: „Die nackte Insel“. 
Auch „Onibaba“ käme fast ohne Worte, allein 
mit der unerhört komprimierten Sprachgewalt 
seiner Bilder aus. Shindo — dessen harter, 
gesellschaftskritischer Film „Heute leben, 
morgen sterben“ im vergangenen Jahr. in der 
DDR lief — erzählt die gleichnishafte Legende 
von zwei Frauen, die der Krieg, irgendein 
dynastischer Krieg im Mittelalter, zwingt, ihr 
Leben durch Mord und Raub zu fristen. Als 
in ihrer Einöde ein Mann auftaucht, potentiel- 
ler Liebhaber und Ernährer, entbrennt zwi- 
schen beiden Frauen eine mörderische Rivali- 
tät. In letzter Verzweiflung verschanzt sich die 
Ältere hinter der Macht einer Dämonenmaske, 
um die glücklichere Schwiegertochter zu 
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schrecken. Letzten Endes aber wird die Maske 
ihr selbst zum Verhängnis. 

Eine schneidende, bittere Anklage gegen den 
Krieg, der den Menschen seiner Würde be- 
raubt und ein Inferno der Leidenschaften ent- 
fesselt. Vom Krieg selbst zeigt Shindo nichts 
außer den desertierten Soldaten, die im 
Schilfmoor ihren Mörderinnen in die Arme 
laufen, dem Waffenhändler, dessen Geschäfte 
blühen, und dem geschlagenen Samurai, der 
sein aussätziges Gesicht hinter der Maske des 
bösen Dämonen verbirgt. Trotzdem ist der 
Krieg, gespiegelt in den Gedanken und den 
Untaten der beiden Frauen, unentwegt gegen- 


wärtig. 
Shindo hat einmal gesagt, er finde sein 
„Studio“ in jedem Winkel Japans. Mit anderen 


Worten: nicht der Aufwand macht die Kunst. 


Wie die Tiere lauern sie auf ein Opfer. 
Krieg, Hunger und Verzweiflung 
haben diese Frauen zum Verbrechen 
getrieben. 


„Onibaba“ beweist es von neuem. Diesmal hat 
Shindo als einzige Dekoration eine armselige 
Hütte in ein verlassenes Schilfmoor gepflanzt. 
Mit dreißig Mitarbeitern führte er drei Monate 
lang das Leben armer Bauern. Mitgebracht aus 
der Einöde hat er einen großen Film. 

T.W. 


Se ONIBABA 


Ein japanischer Film 

BUCH und REGIE: Kaneto Shindo 
DARSTELLER: Nobuko Otowa, 
Jitsuko Yoshimura, Kei Sato 
KAMERA: Kiyomi Kuroda 

MUSIK: Mitsu Hayashi 


Neue Filme aus de 


ießen bereits die Jahre 1970/71 eine deut- 

liche Umprofilierung der tschechoslowaki- 
schen Filmproduktion erkennen, konzentrierte 
sich die Themenwahl 1972/73 auf die Wider- 
spiegelung der sozialistischen Gegenwart und 
des antifaschistischen Widerstandskampfes. 
Nach einer Besichtigung der neuesten tsche- 
choslowakischen Filme im Juni dieses Jahres er- 
gibt sich der Eindruck einer quantitativ umfang- 
reichen Produktion (allein im Studio Prag-Bar- 
randov entstehen 1974 29 Spielfilme, dazu kom- 
men noch mehrere Filme aus dem Studio Bra- 
tislava-Koliba) mit einer Vielzahl von Themen 
und Genres und dem Bemühen, sich Schritt für 
Schritt an den großen Gegenwartsfilm heran- 
zutasten. 
In einem Interview umriß der Generaldirektor 
des Tschechoslowakischen Films, Dr. Jifi Purs, 
die Situation folgendermaßen: „Wir können 
konstatieren, daß in den letzten zwei bis drei 
Jahren eine Reihe von Filmen entstanden, die 
würdig an alles Gute, Progressive, Sozialistische 
anknüpfen, was in unserer Kinematographie 
in den letzten 25 Jahren geschaffen wurde. Das 
ist uns aber nicht zu Kopf gestiegen. Wir wissen 
von einer Reihe von Mängeln, ob nun in bezug 
auf Form oder Inhalt.“ . 
Überblickt man die neuesten tschechischen und 
slowakischen Filme, bestätigt sich die Richtig- 
keit einer solchen Positionsbestimmung. Wie 
auch anhand unserer eigenen Produktion in 
den zurückliegenden Jahren zu verfolgen, be- 
handeln die gelungensten Streifen Probleme 
der jüngeren Vergangenheit. Der slowakische 
Regisseur Stefan Uher (u. a. „Wenn ich ein Ge- 
wehr hätte“) beschäftigt sich seit längerem mit 
dem Thema des antifaschistischen Widerstands- 
kampfes. In „Das Tal“ schildert er das Schicksal 
eines jungen Partisanen, der von den Faschi- 
sten umzingelt worden ist und sich angesichts 
des nahen Todes noch einmal sein bisheriges 
Leben vergegenwärtigt. Uher vermeidet jeg- 
lichen Schematismus in Handlungsführung, 
Personencharakterisierung und Problemlösung. 
Indem er Fragen wie die nach dem Sinn der 
aktiven Veränderung der Welt aufwirft, erhält 
das Sujet durchaus aktuellen Charakter. Zur 
Zeit dreht Uher „Eine große Nacht, ein großer 
Tag“, der ebenfalls dem 30, Jahrestag des Slo- 
wakischen Nationalaufstandes gewidmet ist. 
Zu den Filmen aus dem Studio Barrandov, die 
über dem Durchschnitt der Gesamtproduktion 
liegen, gehört „Liebende im Jahre eins“. In 
seinem zehnten Spielfilm erzählt Jaroslav Balik 
eine Geschichte aus den ersten Jahren nach 
dem Krieg, die autobiografische Züge trägt. 
Zwei junge Menschen lernen sich kurz nach der 
Befreiung Prags kennen, versuchen, zueinander- 
zufinden, sehen sich jedoch mit Problemen der 
Vergangenheit konfrontiert, die ihre Liebe zu- 
nächst ernsthaft belasten. „Liebende im Jahre 
eins“ ist sehr dicht inszeniert, das Zeitkolorit 
überzeugend rekonstruiert, die schauspieleri- 
schen Leistungen sind beachtlich. 


„Das Tal" 


Gegenwärtig arbeitet Balik an „In diesem Jahr, 
an diesem Tag”, in dessen Mittelpunkt die Be- 
wohnerinnen eines großen Prager Frauenpen- 
sionats stehen. 

Wenn einige der jetzt entstandenen Gegen- 
wartsfilme noch Mängel aufweisen, dann sicher- 
lich auch deshalb, „weil Gegenwartsthemen zu 
bewältigen, eines der schwerwiegendsten Schöp- 
fungsprobleme ist und auch ein gewisses Risiko 
mit sich bringt, weil die Drehbücher ohne ge- 
nügenden historischen Abstand von den gesell- 
schaftlihen Ereignissen geschrieben werden.“ 
(Dr. BrozZ, Hauptdramaturg des Studios Barran- 
dov in einem Gespräch.) 

In den jetzt fertiggestellten Gegenwartsfilmen 
stehen vorwiegend Probleme junger Menschen 
im Vordergrund. Jaromir Borek erzählt vom 
Leben junger Fabrikarbeiter in einem kleinen 
tschechischen Städtchen unter dem Titel „Die 
Bruthennen und der König“. Der Anführer einer 
Jungengruppe verliebt sich in eine junge Tex- 
tilarbeiterin und verändert unter ihrem Einfluß 
seinen bisherigen Lebensstil. In seinem ersten 
abendfüllenden Spielfilm beweist Jaromir Bo- 
rek, daß er das Leben seiner jungen Helden 
genau kennt und ihre Probleme auf kurzwei- 
lige, attraktive und jugendgemäße Art zu ge- 
stalten weiß. 

Auch in „Der Tag der Sonnenwende“ von Josef 
Rezucha sind die Helden junge Menschen. Zwei 
Freunde, die ihr Ingenieurstudium beendet 
haben, gehen zu einem Talsperrenbau und las- 
sen ihre Freundinnen in der Stadt zurück. Re- 
Zucha ist bei uns bereits durch seinen in Kar- 
lovy Vary preisgekrönten Film „Ganz gute 


„Liebende im Jahre eins” 


r CSSR 


—————_.—r 


Kerle“ bekannt. Auch in „Der Tag der Sonnen- 
wende” drehte er wieder durchweg an Original- 
schauplätzen und erfaßt sehr genau die Atmo- 
sphäre einer Großbaustelle. Die slowakische 
Schauspielerin Magda Vasäryovä, die in dem 
DEFA-Film „Die Wahlverwandtschaften“ mit- 
wirkt, spielt eine der weiblichen Hauptrollen. 
„Eine schlimme Nacht“ von Väclav Matejka ist 
typisch für eine Reihe tschechischer Filme: Die 
Behandlung von Gegenwartsproblemen erfolgt 
nicht direkt wie etwa im neueren DEFA-Film, 
sondern vermittelt über das Genre des Krimi- 
nalfilms. Der Tod einer jungen Arbeiterin wird 
zum Ausgangspunkt. einer Analyse. mensch- 
licher Beziehungen in einer Brigade. In einer 
kleineren Rolle begegnen wir der international 
bekannten Jaroslava Schallerovs (u. a. „Die 
Elixiere des Teufels”). 

Mit „Eine Nacht auf Karlätejn“ wurde ein tradi- 
tionelles Genre des tschechischen Films wieder 
aufgenommen, das in den letzten Jahren in 
Vergessenheit geraten war. In der Adaption 
der gleichnan#gen Bühnenkomödie von Jaroslav 
Vrchlicky spielen Jana Brejchova und Vlasti- 
mil Brodsky das böhmische Königspaar. Zde- 
n&ek Podskalsky drehte dieses Musical im histo- 
rischen Gewand. 

Unter dem Titel „Ein Stern fällt nach oben“ 
befindet sich ein weiteres Musical in Vorberei- 
tung. Die Hauptrolle soll Karel Gott spielen. 
Von den Filmen, die sich zur Zeit noch in Pro- 
duktion befinden, sind vor allem zwei zu nen- 
nen, die interessant zu werden versprechen. 
Jaromil Jires („...und ich grüße die Schwal- 
ben“) dreht „Metrobauer”. In drei Episoden 
schildert er das Leben von Menschen, die am 
Bau der Prager U-Bahn beteiligt sind. „Schnei- 
dige Kerle im Dreck”, ein gemeinsames Werk 
von Rudolf Rai, Vojtech M&Stan und Jirfi Menzl 
erzählt die Geschichte eines jungen Chauffeurs 
auf einer Großbaustelle. 

Befragt nach seinen Vorstellungen über den 
großen Gegenwartsfilm, antwortete Dr. Jifi Purs 
in dem schon erwähnten Interview: „Ich würde 
ein Werk begrüßen, daß unschematisch, nicht 
schablonenmäßig, nicht & la These, nicht a priori, 


‚sondern wahrheitsgemäß den Helden unserer . 


Zeit feiern würde. Es müßte auf seine positiven 
Seiten, aber auch auf seine Lebensprobleme 
hinweisen.” Die Erwartungen der Zuschauer an 
einen guten Gegenwartsfilm sind nicht gering. 
Vom Erfolg der Bemühungen der tschechoslowa- 
kischen Filmschaffenden können wir uns im 
nächsten Jahr überzeugen, denn die Mehrzahl 
der genannten Filme kommt 1975 in unsere 
Kinos. Hannes Schmidt 


— 


er 


Das psychologische 
Drama 


Katarina Padychova 


ie Jahre der ersten Republik in der Tsche- 

choslowakei, der Zeitraum der Macht der 
Bourgeoisie ist außer durch ständig wachsende 
Ausbeutung der Werktätigen auch durch 
immer größere soziale Unterschiede in der 
Slowakei gekennzeichnet. Hunger und Not 
waren hier tägliche Gäste, und so suchten 
viele Leute einen Ausweg in der Arbeit im 
Ausland, wo sie die Mittel für die Ernährung 
der Familie erwerben wollten. Wie viele an- 
dere nach Amerika gehen, so nimmt $tefan 
Padych das Angebot eines Agenten an und 
fährt nach Frankreich zum Arbeiten. Seine Frau 
Katarina bleibt allein zurück — bis eines 
Tages ihr ehemaliger Verehrer Michal, reich 
geworden, aus Amerika heimkommt. In beiden 
leben die Erinnerungen an die Jugend, die 
Michal durch Freigiebigkeit unterstützt. Katarina 
sträubt sich, kämpft gegen die süße Versu- 
chung an, und schließlich überwinden Not und 
Jugend ihren Stolz. Die Liebe läßt jedoch nicht 
lange auf die Folgen warten. Michal verschwin- 
det, und Katarina bleibt mit seinem Kind allein. 
Lange kommen keine Briefe von Stefan, bis 
sie erfährt, daß ihr Mann in Frankreich verletzt 
wurde und daß er heimkommen werde. Das 
Drama erreicht seinen Höhepunkt... 


Die Ansiedlung der Handiung in dem armen 
Auswandererort Kysuce, die Darstellung har- 
ter sozialer Wirklichkeit inmitten einer herr- 
lichen Landschaft bestimmen den Charakter 
des Films. Er erzählt von den Dramen der 
Menschen ebenso wie von ihrer großen und 
edlen Liebe zur Heimat, zur Arbeit, zu den 
Menschen. Der Film ist eine Aussage der 
Autoren über die Zeit ihrer Väter und über 
die Zeit ihrer Kindheit. Eine Aussage, die auf 
der Ebene einer dramatischen Ballade liegt. 
Nach der tschechoslowakischen Premiere 


Not und Einsamkeit 
haben Katarina 

in eine ausweglose 
Lage gebracht. 
Nicht sie trifft 

die Schuld 

für ihre „Sünde“. 
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schrieb die Zeitung „Pravda“, Bratislava: 
„Das heutige slowakische Dorf ähnelt schon 
längst nicht mehr jenen romantischen stillen 
Winkeln mit strohgedeckten Hütten, die die 
sentimentalen Städter bewunderten. Es war 
eine Romantik, hinter.der die Armut die Zähne 
bleckte. Eine Armut, die aus den slowakischen 
Frauen Penelopes der Neuzeit machte, die ver- 
geblich auf ihren Mann warten, der irgendwo 
in der Fremde Arbeit und ein Stück Brot für 
sich und seine Familie sucht.“ Die Slowakei, 
ein Land, das vor 40 Jahren eine Kolonie eines 
kapitalistischen Landes war, ist zu einem blü- 
henden Land herangereift, in jeder Stadt 
ragen Fabrikschornsteine, auf jedem Haus 
sind Fernsehantennen, vor den Häusern 
Autos, Motorräder, es wird gebaut und um- 
gebaut. Die Zeit hat sich verändert. Nur die 
Aussage eines Künstlers, die Erzählungen von 
Augenzeugen, Dokumente aus der alten Slo- 
wakei zwingen zur Erinnerung. 


Miroslav Courton, Prag 


DIE SUNDE 
DER 
KATARINA PADYCHOVA 


Ein tschechoslowakischer Farbfilm 
DREHBUCH: Monika Gajdosovä, nach der 
Erzählung „Rückkehr“ von Peter Jilemnicky 
REGIE: Martin Holly 

DARSTELLER: Hana Pastejrikova (Kada 
Padychova), Michal Do&olomansky (Stefan 
Padych), Stefan Kvietik (Michal Valen£ik), 
Karol Machata ($ulgan), Olga Salagovä 
(Dora), Ludovit Kröner (Drnäk Adam) 
KAMERA: Karol Kräka 

SZENENBILD: Jurai Cervik 

MUSIK: Zden&k Liäka 


Neue Filme aus der CSSR 


Die Sünde 


einer vereinsamten Frau 


Kino 


für Kinder 


er Regisseur Karel Kachyia und der 

Schriftsteller Ota Hofman haben schon 
bei der Zusammenarbeit an dem Film „Und 
wieder springe ich über Pfützen“ die Verwandt- 
schaft ihres künstlerischen Temperaments und 
ihrer Weltsicht, besonders ihrer Sicht der Welt 
der Kindheit und der kindlichen Seele bestä- 
tigt. Beide’ haben den gleichen Sinn für poe- 
tische Hervorhebung des Alltäglichen, für Iy- 
rische Töne in der Zeichnung des Milieus und 
der Charaktere, für das Überschreiten der 
Grenze zwischen Wirklichkeit und Imagination. 
Der Film „Der Zug in die Station Himmel“ 
führt uns in die zauberhafte Landschaft der 
Beskiden, wohin Frau Havelkova 1944 ihre 
achtjährige Tochter Däsa bringt. Während 
über Prag die Luft vom Dröhnen der Bomber 
erbebte, war hier beim Großvater in der Ein- 
samkeit idyllische Ruhe. Die Kinder gehen 
hier zur Schule, ein kleiner, asthmatischer Zug 
bringt sie dorthin, dessen Endstation die Sta- 
tion Himmel ist. : 
Die Kinder sind von Däsa begeistert, aber 
die Mädchen neiden ihr doch die Bewunderung 
der Jungen, unter denen der Sohn des Heizers 
der Bergbahn, der zehnjährige Franta Kouba, 
die erste Geige spielt — ein Junge, wie er sein 
soll. Er bringt es fertig, sich vor dem heran- 
fahrenden Zug auf die Gleise zu legen; er 
bringt es fertig, über das wacklige Geländer 
über dem Bach zu gehen. Vor dem Zuschauer 
rollt eine rasche Folge bezaubernder, balla- 
denhafter Geschichten voll kindlicher Poesie, 
Naivität ab, durchsonnt von schönem Wetter. 
Aber dieses schöne Wetter, diese besondere 
Welt stürzen plötzlih ein, als — Faschisten 
kommen. Die Kinder, die sich aufmerksam in 
der Umwelt umsehen, beschließen, gegen die- 
ses fremde, böse Element zu kämpfen, sie 
wollen den Erwachsenen, den Partisanen hel- 
fen. Und sie helfen ihnen auc.... 
„Der Zug in die Station Himmel“ ist eine 
Geschichte aus dem Krieg. Der Krieg ist 
— nach den Worten des Regisseurs Kachyna — 
„die dramatische Kulisse einer Iyrischen Bal- 
lade über die Beziehung zwischen zwei Kin- 
dern, einer Beziehung, die erwacht und her- 
anwäcst zu einer Kinderliebe“. Man muß 
betonen, daß dieser feine erotische Untertext 
mit Gefühl und Zartheit getroffen ist, wie es 
auch das Thema selbst erfordert. 
Der Schriftsteller Ota Hofman fügt hinzu: 
„Wir erzählen eine Geschichte aus dem Krieg, 
aber mit dem Gefühl und dem Wunsch, das 
neu auszusprechen. Der Krieg war grausam, 
aber sogar diese Zeit war nicht ohne anmutige 
Erlebnisse, ohne Liebe -— um so mehr hoben 
sich von dieser unsinnigen Realität die Sekun- 
den der Schönheit ab.“ 
In dem Werk sieht man die innige Beziehung 
der Schöpfer zu Kindern. Die Kinderwelt bei 
Karel Kachyha ist eine Welt, in der sich die 
Realität des Alltags in vollendeter künstle- 
rischer Gestaltung mit dem poetischen Zauber 
der empfänglichen kindlichen Seele, mit der 
ganz eigenen Sicht der Menschen, Tiere und 
Dinge abwechselt. Deshalb wählten sie den 


Trost: Nichts ist 

so schlimm, daß es 
nicht noch schlimmer 
werden könnte. 
(oben) 


Das Schlimmste: 
diese Damen! Sie sind 
doch keine Fotos, 

die man per Paket 
und Motorroller 
beiseiteschaffen kann! 
Mit ihnen 

sind die Hindernisse 
größer als 

auf der Fahrbahn... 
(oben und rechts) 


Großbritannien 


n einem Londoner Boulevardtheater_ lief 

dieser angelsächsische selbstspöttische sex- 
freie Spaß mit dem Porno an die drei Jahre, 
und in mehr als dreißig Ländern der Erde, ver- 
sichern die erfolgreichen Produzenten, lachte 
man schon über diesen hohnvoll-prüden 
Schwank, noch ehe er aufs Zelluloid gebannt 
wurde: Ein kleines aber folgenschweres Ver- 
sehen bringt einem reputierlichen Bankange- 
stellten massenweise Pornoerzeugnisse ins 
Haus, nicht nur heikel-delikate Nackedeifotos 
gängiger Art, sondern auch ganze „Lehrfilme“ 
für die auf den Geschmack Gekommenen. Du 
meine Güte! Was sollen die Leute, was soll 
allen voran der Chef denken, der dem Kampf 
gegen die Unmoral wacker voranschreitet! 
Wohin mit all dem sittenverderbenden Zeug, 
wohin damit in einer kleinen, so anständigen, 
so sauberen Stadt wie Windsor?... 
Regisseur Cliff Owen mixte aus pervertiertem 
Kleinstadtruch, aus verschreckten Spießern 
und Philistern, geldmachenden Boulevardtypen 
und viel Situationskomik einen Zwerchfell- 
schocker für jedermann, einen Kinoerfolg — 


Bitte keinen Sex, 
wirsind Briten 


trotz oder wegen englischer Geschmacksrich- 
tung: extra dry, besonders trocken. Als Sitten- 
wächter und -geschädigte wirbeln durcheinan- 
der: Ronnie Corbett, ein exzellenter SpaB- 
vogel, und Arthur Lowe mit lan Ogilvy im 
Fahrwasser. ( 


BITTE KEINEN SEX, 
WIR SIND 
BRITEN 


Eine englische Farbfilmkomödie 

Nach dem Bühnenstück von John Gale 

in der Fassung von Anthony Marriott und 
Alistair Foot 

BUCH: Anthony Marriott, Johnnie Mortimer, 
Brian :Cooke 

REGIE: Cliff Owen 

DARSTELLER: Ronnie Corbett (Brian Runnicles), 
Beryl Reid (Bertha Hunter), Arthur Lowe 
(Mr. Bromley), Ian Ogilvy (David Hunter), 
Susan Penhaligon (Penny Hunter), Michael 
Bates (Mr. Needham), — u.a. 

KAMERA: Ken Hodges B.S.C. 

MUSIK: Eric Rogers 


Lange Gesichter hier, 
glückliche dort. 

Das Fiasko 

der Verfolger 
besiegelt es: 

Ende gut, alles gut. 
(oben) 


11 


12 


utjeska 


Heldenkampf in Bosnien 


Ein jugoslawischer 
Monumentalfilm 


20 000 Partisanen 
gegen 

120 000 faschistische 
Soldaten. 
Mangelhaft 
ausgerüstet, 
ungenügend verpflegt 
und unter großen 
Opfern erringt _ 

die jugoslawische 
Befreiungsarmee 

den Sieg über die 
von Luftwaffe und 
Panzerdivisionen 
unterstützten Gegner. 
An der Spitze 

der Partisanenarmee 
kämpfte Marschall 
Tito. 

(Fotos rechts) 


Um den Talkessel 
an der Sutjeska, 
Titos Hauptquartier, 
ist von faschistischer 
Seite ein fester Ring 
gelegt. Die Lage 
scheint für die 
Partisanen 
aussichtslos. 

(unten und rechts) 


Er der größten Partisanenschlachten des 
zweiten Weltkriegs war die Schlacht an der 
Sutjeska. An diesem kleinen Gebirgsfluß im 
Südwesten Jugoslawiens entschied sich im Mai 
und Juni des Jahres 1943 das Schicksal der 
jugoslawischen Partisanenarmee. Mit sechs- 
facher Übermacht waren die faschistischen 
Truppen zur Großoffensive gegen das befreite 
Gebiet in den Bergen Bosniens angetreten. 
Ihr Ziel: die Vernichtung des Partisanenheeres. 
Die militärische Lage der Partisanen gilt als 
fast aussichtslos. Trotzdem gelang es ihnen, 
nach erbitterten und verlustreichen Kämpfen 
an der Sutjeska den feindlichen Einschließungs- 
ring siegreich zu durchbrechen. 

Wie in dem berühmten Film „Die Schlacht an 
der Neretva", der eine andere große Schlacht 
des jugoslawischen Volksbefreiungsheeres 
nachzeichnet, ist auch in „Sutjeska“ mit gro- 
Bem Aufwand ein monumentales Abbild des 
Partisanenkampfes entstanden, in ergreifen- 
den Einzelschicksalen und großangelegten 
Massenszenen. Gedreht wurde dieser Film 
an den Originalschauplätzen und mit Hilfe 


und Unterstützung der jugoslawischen Armee. 
Unter der Regie von Stipe Delie, eines erfahre- 
nen Dokumentarfilmschaffenden, der hier zum 
erstenmal einen Spielfilm inszenierte, spielen 
neben bekannten jugoslawischen Darstellern 
- u. a. Milena Dravick - die griechische 
Schauspielerin Irena Papas und Richard Burton, 
einer der erfolgreichsten Stars des amerikani- 
schen und des englischen Films. 


SUTJESKA — 
HELDENKAMPF 
IN BOSNIEN 


Ein jugoslawischer Farbfilm 

BUCH: Branimir S&epanovi& (Wolf Mankovitsch, 
Miljenko Smoje) 

REGIE: Stipe Delic 

DARSTELLER: Richard Burton, Irena Papas, 
Ljuba Tadie, Bata Zivojinovie, Boris Dvornik, 
Bert Sotlar, Milena Dravie u.a. 

KAMERA: Tomislav Pinter 

MUSIK: Mikis Theodorakis 


Milena 13 
Dravie : 
Seite 23 


Der Alltag der Ärztin Kalinnikowa 


Ein Hymnus auf die menschliche Schöpferkraft 


Aus dem ganzen Land kommen 

Kranke voller Hoffnung in die kleine 
Klinik der Chirurgin Kalinnikowa, 

denn sie wagt die Operation auch bei 
bisher aussichtslos erscheinenden Fällen. 
Trotz unbestreitbarer Heilerfolge muß 
sie sich gegen Mißtrauen verteidigen. 


i Bes Es ist nun schon viele Jahre her, daß in der 
5 Stadt Kurgan im Ural der Arzt Gawriil Abramo- 
T n witsch Ilisarow zu arbeiten begann. In den 


vielen Jahren seiner Praxis war er Geburts- 
helfer, Psychiater, Kinderarzt, vor allem aber 
Chirurg, kurzum ein richtiger „Landarzt“. Die- 
ser Dr. llisarow hatte eine Idee, die den mei- 
sten seiner -Mitorbeiter zunächst unwahrschein- 
lich erschien, denn es handelte sich um eine 
völlig neue Methodik in der Knochenchirurgie. 
Doch Dr. llisarow fand Bundesgenossen und 
Helfer, sie konstruierten und bauten die be- 
nötigten Apparaturen und wagten sich an die 
ersten Operationen. Sein Ruf sprach sich her- 
um, es kamen Patienten aus dem ganzen Land 
zu ihm, einer von ihnen war der Weltrekord- 
‘ halter im Hochsprung Valeri Brumel. Dr. llisa- 
rows Klinik ist heute ein wissenschaftliches For- 
schungsinstitut im Allunionsmaßstab. Doch sein 
Arbeitsalltag ist der gleiche wie vor Jahren, 
denn an erster Stelle stehen für Dr. Illisarow 
seine Patienten. 

Von diesem Arzt erfuhr während der Arbeiten 
an dem Film „Das Recht zu springen“ der 
Szenarist Alexander Lapschin, und er machte 
den Chirurgen zum Helden seines neuen Films 
„Der Alltag der Ärztin Kalinnikowa“. Dabei hat 
er Einzelheiten verändert, doch geblieben ist 
das Wesentliche: Auch Dr. Kalinnikowa, die 
zarte, unauffällig wirkende Ärztin mit den zu- 
packenden Händen, geht auf in ihrer Arbeit, 
sie ist überzeugt von der Richtigkeit und Not- 
wendigkeit ihrer Methode, so daß sie bereit 
ist, sich über gesetzliche Bestimmungen hinweg- 
zusetzen, Neid und Verleumdungen zu igno- 
rieren, ihr oberster Grundsatz lautet: Dem 
Menschen helfen. 

Mit einer Vielzahl von Details, Einzelschick- 
salen und Geschichten, dokumentarisch karg 
und doch licht, sogar festlich wirkend, erzählt 
der Film vom Alltag in einem Krankenhaus, 
berichtet er von menschlichem Schmerz, von 
Verzweiflung, Freude und Hoffnung, besingt er 
die menschliche Schöpferkraft. 


DER ALLTAG 
DER ARZTIN 
KALINNIKOWA 


Ein Farbfilm aus dem Studio Mosfilm 
BUCH: Alexander Lapschin 

- REGIE: Viktor Titow 
DARSTELLER: Ilja Sawwina (Kalinnikowa), 
Alexander Kaljagin (Krassik), Valeri Solotuchin 
(Bibikow), Elsa Leshdej (Blagich), Igor Jassu- 
lowitsch (Zukanow), Valentin Werschinin 
(Lunin), Olga Gobsewa (Nemyschewa), Alex- 
ander Alexandrowski (Komponist) 
KAMERA: Igor Gelejn, Rudolf Ruwinow 
AUSSTATTUNG: Viktor Petrow, Juri Fomenko 
MUSIK: Sonja Gubaidulina 
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Harm Wouter 


(Sandy van derLinden) 5 3 


hat sich mit 

seinem eintönigen 
Leben abgefunden — 
bis er Angela 
begegnet. (rechts) 


Die junge Frau 
(Barbara Seagull) 

will sich trotz 

ihrer schwierigen Lage 
nicht aufgeben. 
(unten) 


Auch Harms Vater 
(Ward de Ravet) 
gehört zu den 
engstirnigen Honora- 
tioren des Ortes, 


die alle 

Andersdenkenden zu 
_ Außenseitern 

stempeln. 

(oben) 


Der niederländische 
Regisseur 

Nikolai van der Heyde 
und seine 
Hauptdarstellerin 
Barbara Seagull 
während 

der Dreharbeiten. 
(links) 


Menschenschicksale 
von gestern - 
überdenkenswert 
auch heute 


Angela 


Eine Koproduktion 
Niederlande/Belgien 


ie Geschichte einer kurzen, keuschen 

Liebe und die tragischen Folgen von Un- 
wissenheit, Abhängigkeit und Intoleranz — das 
schildert der Farbfilm „Angela“, eine nieder- 
ländisch-belgische Koproduktion. Schauplatz 
der Ereignisse ist ein weltfremdes friesisches 
Dorf im Jahre 1926, in dem zwischenmensch- 
liche Beziehungen in überkommenen Moral- 
vorstellungen erstarrt sind. Unfrei und unfähig 
für jedwede Entscheidung, lebt dort auch der 
gescheiterte Maschinenbaustudent Harm 
Wouter, bis Angela, ein junge schwangere 
Frau aus Amerika, auftaucht. An den subjek- 
tiven Freiheits- und Lebensidealen des Mäd- 
chens kann sich die Gesellschaft zwar nicht 
orientieren, für Harm Wouter jedoch werden 
ihre natürlichen und lebenspraktischen Hal- 
tungen zu ÖOrientierungspunkten, um aus spie- 
Biger Enge auszubrechen. Eine selbstverständ- 
liche harmonische Zuneigung entwickelt ‚sich 
zwischen den jungen Menschen — und schei- 
tert tragisch an den Barrieren der bürgerlichen 
Klassengesellschaft. Buch und Regie stammen 
von Nikolai van der Heyde, Jahrgang 1938, 
Absolvent der Amsterdamer Filmakademie, 
eine der größten Begabungen der niederlän- 
dischen Kinematografie, wie einheimische 
Fachleute bekunden. Sein dichtgebauter, mei- 
sterhaft fotografierter und an schauspieleri- 
‚schen Leistungen bemerkenswerter Film wird 
unser Kinoangebot um eine interessante 
Handschrift bereichern. j 


DE ANGELA 


Ein niederländisch-belgischer Farbfilm 

BUCH und REGIE: Nikolai van der Heyde 
DARSTELLER: Barbara Seagull (Angela), 

Sandy van der Linden (Harm Wouter), 

Ward de Ravet (Menno Dijkstra, Harm Wouters 
Vater), Kitty Janssen (Louise, Harm Wouters 
Mutter), Ralph Meeker (Ben Hoeksema) 
KAMERA: Jörgen Persson 

MUSIK: Georges Delerue 


Pirosmani 


„Dem gefräßigen Leben im Hals steckenge- 
blieben...“ Das sagt der Maler Nikola Piros- 
mani, als er der schönrednerischen wie der ver- 
ächtlich spottenden professionellen Akademie- 
maler ebenso müde ist wie der manchmal gut- 
mütigen, meist bornierten Schank- und Gar- 
küchenwirte, denen er auf die rissige Wand ein 
schönes Bild malt, für einen Schluck Wein und 
einen Happen Essen. Er sagt es, verbittert über 
eine Welt, die die schöne Natur, das leuch- 
tende Land und den inneren Reichtum des 
Lebens vertut mit Händlergeist und stumpfem 
Dohinleben. Aber unbeirrt wandert er durch 
die Dörfer und malt seine farbstrotzenden, 
kindlich reinen, von Lebenslust kündenden Bil- 
der: Stilleben mit den Früchten und Gaben der 
Natur, Lust machend zu Essen und Trinken; 
Menschen beim Gelage; Tiere, fremd und zu- 
gleich dem Menschen verwandt und nahe; die 
Landschaft Georgiens und ihre vitalen, listigen 
und lustigen Bewohner; er malt Schilder für 
Schenken und Szenen aus alten Legenden. 
„Wenn ich Lust hatte zu malen, habe ich ge- 
malt. Der heilige Georg stand hinter mir mit 
der Peitsche: Male, Nikola, male...“ 

Er bleibt arm, und er wird immer einsamer, 
verschlossener, empfindlicher, gepeinigt von 
dem Gefühl des Künstlers, nicht alles so aus- 
drücken zu können, wie es in ihm ist, nicht ver- 
standen zu werden — und verstört von dem 
Händlergeist des vorrevolutionären Georgiens, 
In keiner Anstellung hält er es aus. Im eigenen 
kleinen Laden verschenkt er die Waren den 
Armen und Kindern; vom Koch des Fürsten 
aber fordert er unverschämte Preise; bankrott, 
muß er schließen — und verschleudert auch 
noch die beiden Tierbilder, die den Eingang 
zierten, Einsam und krank, erwartet er in einem 
Bretterverschlag das Ende. Da wird er von aus- 
gelassenen Feiernden noch einmal geholt und 
malt am Osterfest eines seiner schönsten Bil- 
der... 

Selten hat ein Film die Empfindungen und das 
Werk eines Malers so zart und entschieden zu- 
gleich erfaßt. Bitterkeit und Schönheit des Le- 
bens sind in jedem seiner Bilder, jede Szene 
des Films wirkt wie ein Bild des großen geor- 
gischen Volksmalers Niko Pirosmanaschwili 
(1862-1918), dem dieser Film gewidmet ist. 
Eine tief berührende, eigentlich traurige Ge- 
schichte strahlt Menschlichkeit, Freundlichkeit 
und Lebensmut aus, erzählt von der Schönheit 
Georgiens und der unzerstörbaren Kraft des 
Menschen und der Kunst. 

Pirosmonaschwili gehört heute zu den großen, 
weltberühmten „naiven“ Malern. Georgi Schen- 
gelajas Film über ihn ist ein eigenes Kunst- 
werk, gerade weil er sich ganz dem Geist und 
Werk des großen Malers unterordnet. Zeugnis 
für die tiefe Verbundenheit des Regisseurs mit 
seinen Helden ist die Wahl Awto Warasis zum 
Hauptdarsteller. Warasi ist ein „Laie”, ein Ma- 
ler, dessen Sensibilität ihn zu einer eindring- 
lichen, großen Leistung befähigt. 


>= PIROSMANI 


Ein sowjetischer Farbfilm 

Produktion: Studio Grusiafilm — 1969 
BUCH: Erlom Achwlediani, Georgi Schengelaja 
REGIE: Georgi Schengelaja 

DARSTELLER: Awto Warasi (Pirosmanaschwili), 
David Abaschidse, Surab Kapianidse, Maria 
Gwaramadse, Timur Beridse, Boris Tzipuria, 
Schota Dauschwili 

KAMERA: Konstantin Aprjatin 

MUSIK: W. Kuchianidse 
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Studiokino 


Die Geschichte eines Malers 
in einem georgischen Farbfilm 


Pirosmani, der Maler 
ohne Zuhause. 

Die Mahlzeit 

in der Schenke 

und den Wein dazu 
bezahlt er 

mit einem Bild. 
Den Motiven 
seiner Kunst 
begegnet er 
draußen unter 

dem hohen Himmel 
seiner Heimat. 
(oben und links) 


das szenische 
Arrangement sind 
aus seinen Bildern 
hergeleitet. 

(Links die Wiedergabe 


eines seiner Gemälde.) 


Jede Szene 

des Films wirkt 

wie von Pirosmani 
gemalt. 

Die Dekoration, 

die Bildkomposition, 


Der Garten der Finzi Contini 


Privates Schicksal und Gesellschaftschronik in einem De-Sica-Film 


1943 — Einmarsch 
der Hitlertruppen 

in Italien, 

jubelnd begrüßt 

von den italienischen 
Faschisten. 


In diesem Augenblick =" | 


erweist sich 

für die Finzi Contini 
das selbstgewählte 
Ghetto, 

der Hort passiven 
Humanismus’, 

als trügerische 
Illusion. (rechts 

und rechts außen) 


Das Besitztum 

der Finzi Contini — 
in der 
Vergangenheit 
Schutz und Schirm 
gegen die Umwelt — 
kann Micol 

und die übrigen 


Mitglieder > 


der Familie 

im entscheidenden 
Moment nicht 

vor der Deportation 
bewahren. 

(oben und rechts) 


ein Film de Sicas% war je so umstritten 

wie dieser in Italien 1971 uraufgeführte: 
Die Verfilmung von Giorgio Bassanis gleich- 
namigem Buch-Welterfolg, „schöner Roman“ 
und Tragödie zugleich, Liebesgeschichte und 
Gesellschaftschronik, beklemmender Gegen- 
satz aus Scheinidylle und tödlicher Realität. 
Ein Buch, von dem de Sica sagt, seit langem 
habe er davon geträumt, es zu verfilmen. Und 
ein Film, den er selbst als seinen schwierig- 
sten bezeichnet. 
So widerspruchsvoll die Vorlage in sich — „Do- 
kument und poetische Intuition“, wie Bassani 
sie nennt —, so widersprechend sind auch die 
Meinungen über das Filmwerk. Die einen 
reden vom altväterlichen Spätwerk des Alt- 
meisters italienischen Neorealismus. Die ande- 
ren vom Meistergriff, mit dem de Sica ein 
Gemälde der Oberschicht jüdischer Bourgeoi- 
sie und der Zeit faschistischer Rassengesetze 
in Italien gezeichnet habe. Ein pompös bebil- 
dertes Salonstück, privat und sentimental, 
schreiben die nächsten, ein Film voller Schön- 
heit und Schwermut, der zur Besinnung ruft, 
wieder andere... 
Erfahrungswerte und Alter, künstlerischer An- 
spruch und gesellschaftliche Position prägen, 
hier ganz besonders, die subjektive Sicht. Auf 
jeden Fall: Ein interessanter Film. Der Ver- 
such, Bassanis feinsinniges Formgebäude, die 
kultivierte Sprache, die poetische Liebesge- 
schichte vor dem Hintergrund der Judenver- 
folgung im Ferrara der Jahre 1938 bis 1943 
adäquat ins Filmische zu übersetzen. Vielleicht 
„zw schön“, mit allzu ästhetischer Perfektion, 
doch eindrucksvoll gemaht. — Ein Urteil 
schließlich muß sich jeder selbst bilden. 


DER GARTEN 

DER 

FINZI CONTINI 
Ein italienischer Farbfilm 
BUCH: Ugo Pirro, Vittorio de Sica 
Nach dem nfehrfach preisgekrönten Roman 
„Die Gärten der Finzi-Contini“ 
von Giorgio Bassani 
REGIE: Vittorio de Sica 
DARSTELLER: Dominique Sanda (Micol), 
Lino Capolicchio (Giorgio), Helmut Berger 
(Alberto), Fabio Testi und Romolo Valli 
KAMERA: Ennio Guarnieri 
MUSIK: Manuel de Sica, Arthur Cohn 


Vittorio 17 
de Sica 
Seite 23 


Sterne 


Mehrfach international preisgekrönt 


sich mancher ihrer Leidensgefährten auf. 


(oben) 


Nach dem Willen der deutschen 
Faschisten: Weitertransport jüdischer 
Häftlinge nach Auschwitz. 

Unter ihnen ist auch Ruth (unten) 


onrad Wolfs Film „Sterne“ entstand 1959. 

Er gehört auch heute noch zu den wert- 
vollsten Werken antifaschistischer Thematik, 
weil er den Widerspruch zwischen Menschlich- 
keit und Faschismus auf sehr differenzierte 
Weise in einer emotional tief berührenden 
Geschichte aufzeigt. 
Der Fim erzählt von einer aufkeimenden Liebe, 
die in einer barbarischen Umwelt keine Erfül- 
lung finden kann. Ruth trägt den Judenstern. 
Walter ist Soldat der faschistischen Wehrmacht. 
Walter will die junge griechische Lehrerin ret- 
ten, die mit zahlreichen anderen Häftlingen 
dazu verurteilt ist, von einem Durchgangslager 
in Bulgarien nach Auschwitz geschickt zu wer- 
den. Wenigstens sie, eine von Millionen. Er 
kommt zu spät. Der Transport in den Tod ist 
bereits abgegangen. Aber die Liebe war nicht 
sinnlos, sie hat Walter sehend gemacht. Nicht 
nur mehr mitfühlend das Leid anderer, erkennt 
er das Verbrechen, an dem er teilhatte und 
nicht mehr teilhaben will und wird. 
In der dritten Hauptfigur, dem Leutnant Kurt, 
ist die Psychologie und das soziale ‘Profil 
eines „gewöhnlichen“ Faschisten prägnant 
gestaltet. Durch die selbstverständliche, gedan- 


Das „Durchgangslager". An Ruth richtet 


kenlose Brutalität, mit der dieser Kleinbürger 
seine Macht über Menschen ausübt, wird nicht 
ein abnormer Einzelfall angeprangert, sondern 
das verbrecherische Prinzip einer Ideologie 
überhaupt. Hier weckt der Film in besonderem 
Maße Assoziationen zu gegenwärtigem Ge- 
schehen in der Welt. Solange das lebt und uns 
erreicht, solange besteht eine wirkliche Aktuali- 
tät eines Films wie „Sterne“. 


BG STERNE 


Eine Koproduktion DDR/VR Bulgarien 
BUCH: Angel Wagenstein 

REGIE: Konrad Wolf 

DARSTELLER: Sascha Kruscharska (Ruth), 
Jürgen Frohriep (Walter), Erik S. Klein (Kurt), 
Stefan Pejtschew (Bai Petko), Georgi Naumow 
(Blashe), Iwan Kondow (Ruths Vater), Milka , 
Tujkowa (Partisanin), Stiljian Kunew (der 
„Doktor“), Naitscho Petrow (Polizeichef), 
Elena Chranowa (alte Jüdin) 

KAMERA: Werner Bergmann 

BAUTEN: Maria Iwanowa, Alfred Drosdek 
MUSIK: Simeon Pironkow 


Walter, der Unteroffizier, begegnet 

in Ruth einem Menschen, dessen 
Glaube an Gerechtigkeit und Mensch- 
lichkeit auch der nahe Tod nicht 
erschüttern kann. Ruth bewahrt ihn 
davor, schuldig zu werden wie der 
Leutnant. (oben und links) 


Ein Kundschafter der bulgarischen 
Partisanen ist in die faschistische 


Dienststelle eingedrungen. (oben) 
Fotos: DEFA 


eit vierzig Jahren im Filmgeschäft, hatte 

der weltberühmte amerikanische Regisseur 
und Produzent Stanley Kramer ‘(„Das Urteil 
von Nürnberg“, „Das Narrenschiff“, „...und 
sie sind nur Kinder“) bereits alle Preise erhal- 
ten, die Filmemacher überhaupt gewinnen 
können — mit „12 Uhr mittags“ („High Noon“) 
allein vier der begehrten „Oscars“ —, als 
„OKLAHOMA CRUDE" ihm auch noch die 
Goldmedaille des Moskauer Filmfestivals 1973 
bescherte. Kein Zweifel, daß die Moskauer 
Jury nicht nur diesen einen Film, sondern auch 
Kramers oft bewiesene humanistische Haltung 
auszeichnen wollte, $ 
In OKLAHOMA CRUDE erzählt Kramer die 
Geschichte einer jungen Frau, die sich aus 
ihrem Alleinsein eine verbitterte Lebensphilo- 
sophie zurechtgezimmert hat, im Innersten aber 
voller Sehnsucht nach menschlicher Wärme ist. 
Angesteckt vom allgemeinen Olfieber — die 
Handlung spielt im Jahre 1910 —, kauft auch 
Lena Doyle ein Stück Land und bohrt nach 
dem „schwarzen Gold“. In erbitterten Ausein- 
andersetzungen mit einem alles beherrschen- 
den, skrupellosen Konzern, die in echter Wild- 
westmanier mit Waffengewalt ausgetragen 
werden, behauptet Lena Eigentum und Recht. 
Am Ende aber war doch alles umsonst: die 
Quelle versiegt, kaum daß sie zu sprudeln 
begonnen hat, Lena ist ärmer als je zuvor 
und trotzdem reich. Mase, der ehemalige 
Landstreicher, der im Kampf gegen die Okla- 
homa Oil Company an ihrer Seite gestanden 
hat, wird sie nicht mehr allein lassen. 
Die Lena Doyle, das Mädchen im erbarmungs- 
losen Existenzkampf, spielt Faye Dunaway, die 
sich vor allem durch „Little Big Man“ einen 
Namen gemacht hat. Ihr Partner ist George C. 
Scott, einer der profiliertesten amerikanischen 
Schauspieler unserer Tage, der noch vor Mar- 
lon Brando so viel Mut und Charakter bewies, 
‘daß er den „Oscar“ für die Titelrolle als 
„General Patton“ aus Protest gegen die frag- 
würdigen Prinzipien der Filmkunstakademie 
ablehnte. Demnächst werden wir Scott in dem 
erschütternden Film „Die Rache ist mein“ wie- 
derbegegnen. 
T. W. 


OKLAHOMA, WIE ES IST 
— OKLAHOMA CRUDE — 
Ein amerikanischer Farbfilm 
BUCH: Marc Norman 
REGIE: Stanley Kramer 
DARSTELLER: George C, Scott (Mase), Faye 
Dunaway (Lena), John Mills (Cleon), 
Jack Palance (Hellman), William Lucking 
(Marion), Harvey Jason (Wilcox) u. v. a. 
KAMERA: Robert Surtees, A.S.C. 
AUSSTATTUNG: Alfred Sweeney 
MUSIK: Henry Mancini 


Das Leben 

im Olgebiet 

ist hart 

und ohne Romantik. 


(oben) 


Oklahoma, wie es ist 
OKLAHOMA CRUDE 


Ein neuer Film von Stanley Kramer 


Das Olfieber 
hat Geschäftsleute 
und Gauner 

in den 
amerikanischen 
Westen gerufen. 
Auch Lena Doyle 
hat ein Stück 
Land gekauft 
und ist bereit, 
den Besitz 

zu verteidigen. 
(links und unten) 


Persönliche Schicksale und authentische Ereignisse 


Djoko muß seinen Alles scheint 
verwundeten Freund friedlich, 

für einen neuen und doch lauert 
Auftrag aus dem hinter jedem Hügel 
Lazarett holen. tödliche Gefahr. 
(oben) (rechts) 


m Mittelpunkt dieses Films aus der KVDR . . 2 
ee a a ee Feindesland verirrt 


junge Volksmacht ein zweites Leben schenkte. Episoden c aus dem koreanischen Freiheitskampf 
Sie war sechzehn Jahre alt, als sie endlich 


eine Schule besuchen und schreiben und lesen 
lernen konnte, als ihr Vater frei wurde von rzä un U er ei ne 
der unmenschlichen Ausbeutung im Bergwerk. 
Im Sommer 1945 zerschlug die Rote Armee die 


japanische Kwantung-Armee und erlöste Korea t r 
von der ein halbes Jahrhundert währenden 

Kolonialherrschaft Tokios. Dreißig Tage später 
landeten in Südkorea auf Grund einer Verein- 
barung mit der Sowjetunion USA-Truppen zur : 
Entwaffnung des japanischen Heeres. Von da 
an verlief die Entwicklung im Lande unter- 
schiedlich. Im Norden wurde 1946 die Volks- 
macht ausgerufen, im Süden errichtete Li Sing 
Man seine Diktatur gegen alle demokratischen 
Kräfte. 1948 verließ die Rote Armee nach 
Erfüllung ihrer Aufgabe das Land, die ameri- 
kanischen Truppen dagegen blieben und pro- 
vozierten im Jahre 1950 den Krieg, von dem 
dieser Film berichtet. Seine Hauptgestalt, eben 
jenes Mädchen Yeun Ok, steht stellvertretend 
für die unzähligen namenlosen Helden des 
Kampfes, in dem Nordkorea seine Freiheit 
verteidigte. Enttäuscht, daß sie .nicht mit der 
Waffe in der Hand in der vordersten Front 
kämpfen darf, beweist Yeun Ok ihren Mut als 
Sanitäterin und opfert ihr Leben für einen 
verwundeten Kameraden. 


ERZAHLUNG 
ÜBER EINE 
SANITATSSCHWESTER 


Ein Film aus der KVDR 

REGIE: O Ben Tscho 

DARSTELLER: Son En Ok, Kim Rjon Tscho, 
Kim Rjon Rin, Zoi Tschan Su — u.a. 
KAMERA: Pak Gjon Won, Li Hi Son 
MUSIK: Kim Gir Hak, Pak Min Hek 


Durch Mut, List und 
Können gelingt es 
Djoko und Kovac, sich 
aus den gefährlichsten 
Situationen zu retten. 


(oben) 


Ein preisgekrönter Film 
über den jugoslawischen Partisanenkampf 


mmer wieder hat der opferreiche Kampf der 

Völker Jugoslawiens gegen die Faschisten 
die Filmkünstler zur Gestaltung herausgefor- 
dert. Die Palette der Filme reicht dabei von 
Werken mit hohem künstlerischen Anspruch 
über solche vorwiegend dokumentarischen 
Charakters bis hin zu vordergründig auf Aktion 
beruhenden. In den letzten Jahren wird immer 
stärker das Bemühen spürbar, den helden- 
haften Kampf der Partisanen aus ungewöhn- 
licher Sicht zu betrachten. Auch der Film „Der 
Weg durch die Hölle“ von Predrag Golubovie 
ist ein Versuch in dieser Richtung. Das Außer- 
gewöhnliche besteht hier in der besonderen 
Stellung der beiden Helden innerhalb der 
Armee. Djoko und Kova& sind Handgranaten- 
werfer. Sie übernehmen eine Aufgabe, die in 
anderen Armeen schwere Artillerie und weit- 
reichende Geschütze erfüllen; die Partisanen- 
armee verfügt nicht über diese schweren Waf- 
fen. Djoko und Kovaö sprengen faschistische 
Bunker und Brückenköpfe mit Handgranaten. 
Ihren Todesmut und ihr Geschick haben sie 
schon mehrfach bewiesen, ihr Leben mehr als 
einmal aufs Spiel gesetzt. Und ohne zu zögern, 
melden sie sich zu immer neuen, gefährlichen 


Aufgaben, weil sie wissen, wie entscheidend 
ihr Einsatz für den Vormarsch der Partisanen- 
einheiten ist. 

Der Film lebt von dramatischen Aktionen, 
überraschenden Wendungen, zeigt Mut und 
Tapferkeit zweier ungewöhnlicher Freunde, 
die auch in der gefährlichsten Situation nicht 
den Humor verlieren und mit einem Spaß 
manche Schwierigkeit meistern. Die beiden 
Hauptrollen verkörpern die auch bei uns gut 
bekannten Darsteller ‘Bata Zivojinovie und 
Ljubiisa Samardiic („Die Schlaht an der 
Neretva“, Einer ist Sarajevo“, „Auftrag für 
Tiger“). 


DER WEG 
DURCH 
DIE HOLLE 


Ein jugoslawischer Farbfilm 

Originaltitel: Die Werfer 

BUCH und REGIE: Predrag Golubovid 
DARSTELLER: Bata Zivojinovie, Ljubiäa 
Samardzie, Abdurahman Salja, Istref Begoli, 
Ranka Crnja, Renata Frajskorn, Dunja Lango 
KAMERA: Milivoje Milivojevie 
AUSSTATTUNG: Milenko Jeremic 

MUSIK: Boris Bizeti&, Miodrag Petrovic-Sarlo 


Das Feuer 


Ein Spielfilm aus der DRV 


Über vielen Gebieten Südvietnams weht heute 
die rotblaue Fahne mit dem goldenen Stern 
®in der Mitte, die Flagge der RSV. Seit im 
Juni 1969 die Republik Südvietnam ausgerufen 
und die Provisorische Revolutionäre Regierung 
gebildet wurde, hat die Befreiungsfront viele 
Siege an ihre Farben geheftet. Im Januar 1973 
mußten dann die USA-Aggressoren mit ihrer 
Unterschrift unter das Pariser Abkommen ihre 
endgültige Niederlage besiegeln. Wirklicher 
Frieden war damit aber noch nicht garantiert. 
Mit starker USA-Rückendekung organisieren 
die Saigoner Söldner immer wieder Angriffe 
auf befreite Gebiete, sabotieren sie die 
Gespräche am Verhandlungstisch. Der Kampf, 
der Krieg ist noch nicht beendet. 

Der vietnamesishe Film „Das Feuer“ führt 
zurück in die jüngste Vergangenheit Südviet- 
nams, als die barbarischen Angriffe der ame- 
rikanischen Invasoren und ihrer Saigoner Hel- 
fershelfer noch andauerten. Die Befreiungs- 


streitkräfte sind auf dem Vormarsch, die Front 
des Widerstandes wird breiter. Um so erbitter- 
ter und grausamer wehren sich die Söldner- 


“ einheiten. Doch all ihre Bestialität kann nicht 


verhindern, daß die Unterstützung der Bevölke- 
rung für die Soldaten der Revolution wächst, 
kann den Mut und die Entschlossenheit der 
Patrioten nicht brechen. 

Als ein Beispiel für viele erzählt der Film die 
Geschichte des Mädchens Lap, die bei ihrem 
Großvater wohnt und ohne dessen Wissen die 
Befreiungskämpfer mit Nahrung und auch mit 
Informationen versorgt. Ohne Zaudern über- 
nimmt sie die Aufgabe, einen Genossen im 
Haus des Großvaters zu verstecken. Ihr Mut 
verläßt sie auch dann nicht, als ausgerechnet 
am verabredeten Abend Spürnasen vom nahen 
Stützpunkt der Söldnerarmee und ihrer ameri- 
kanischen „Berater“ ins Haus kommen und 
herumschnüffeln.... 

Männer und Frauen wie Lap haben unter 
Einsatz ihres Lebens dafür gesorgt, daß die 
Flagge der RSV über immer mehr Gebieten 
wehen konnte, daß die Aggressoren das Land 
verlassen mußten. Lap ist eine Verkörperung 
des sieghaften Volkes, das auch den end- 
gültigen Frieden erkämpfen wird. 


(da q 
(Hauptmann Soan), $n hoang Giang 
(Leutnant Long), Suong ba Loc (amerikanischer 
Berater) 

KAMERA: Nguyen quang Tuan, Nguyen viet 
Tuan 

SZENENBILD: Tran trung Hieu, Nhu Giao 
MUSIK: Tran ngoc Xuong 


Mit allen Mitteln 
versuchte der Gegner, 
das Erscheinen des 
neuen enthüllenden 
Buches von Gaidai 

zu verhindern. (oben) 


Der Metropolit der 
uniatischen Kirche 
(rechts, A. Grinko), 

ein Feind der Sowjet- 
macht, will auch den 
Geistlichen Kostelnik 
(A. Chwylja) für die 
Pläne der Bandera- 
leute gewinnen. (rechts) 


Als Hetze, Provoka- 
tion, Drohungen und 
Erpressungen Gaidai 
(Wladislaw 
Dworshezki) 

nicht mundtot machen, 
planen die 
Reaktionäre 

seinen Tod. (oben) 


Das Leben an der 
Seite des rastlosen 
Schriftstellers und 
Publizisten ist für 
Natascha (Tatjana 
Tkatsch) nicht immer 
einfach. (rechts) 
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Der Krieg 
nach dem Krieg 


Minute 


Ein Film nach 
tatsächlichen Ereignissen 


Er Helden dieses ukrainischen Films hat 
der Drehbuchautor Wladimir Belajew 
nicht am Schreibtisch erfunden. Hinter der 
Filmgestalt Gaidai verbirgt sich der ukrainische 
Schriftsteller und Publizist Jaroslaw Galan, 
während des Nürnberger Prozesses Sonder- 
korrespondent der „Rjadanska Ukraina“. 

Nach der Vertreibung der Faschisten führten 
die nationalistischen Banden der Westukraine 
in den Wäldern und Dörfern einen hinterhälti- 
gen Krieg gegen die Sowjetmacht. Unterstützt 
vom einheimischen Klerus — der Kirchen in 
Woffenlager verwandelte, Mörder in tarnende 
Mönchskutten steckte —, vom Volke gehaßt, 
der Hilfe der Westmächte beraubt, von den 
Verteidigern der sozialistischen Ordnung in 
die Enge getrieben, schreckten die Banditen 
in ihrer ohnmächtigen Wut vor keinem Ver- 
brechen zurück. In Gaidai, der seine publi- 
zistische Begabung und seine ganze Arbeits- 
kraft in den. Dienst ihrer Entlarvung stellte, 
erblickten sie einen ihrer ärgsten Feinde, den 
sie schließlich auf heimtückische und viehische 
Weise ermordeten. 

Mit außerordentlichem Einfühlungsvermögen 
meistert Wladislaw Dworshezki — dem Publi- 
kum bereits durch die Filme „Die Flucht“ und 
„Sannikow-Land“ bekannt — die schwierige 
Rolle des Gaidai. 


BIS 
ZUR LETZTEN 
MINUTE 


Ein sowjetischer Film 

aus dem Studio Odessafilm 

BUCH: Wladimir Beljajew 

REGIE: Valeri Issakow 

DARSTELLER: Wladislaw Dworshezki (Jaroslaw 
Gaidai), Valeria Saklunnaja (Stefa Kozjumbas, 
„Iwga“), Sergej Kurilow (Ivan Mefodjewitsch), 
Nikolai Sljoska (Pawel Tschekaljuk), Tatjana 
Tkatsch (Natascha Gaidai), Viktor Tscherbakow 
(Roman Kogur, „Buj-Tur“), Sinaida Dechtjarjowa 
(Olena Gaidukewitsch) 

KAMERA: Albert Ossipow 

AUSSTATTUNG: Juri Bogatyrenko 

MUSIK: A. Bilasch, W. Kladnizki 


Zweifel an den Zielen 

der Nationalisten 

erwachen in der Geliebten 
von Gaidais Todfeind. (oben) 


„bemerkenswert 
ist außerdem... 


Der französische Schriftsteller 
und Szenarist Roger Vailland 
sagte einmal von ihr: „Sie 
macht mir fast Angst, denn 
zu groß sind ihre Gaben, In 
ihrer Nähe wird man unruhig 
wie inmitten eines Tropen- 
waldes, Ich hatte Gelegenheit, 
diese Macht ihrer Persönlich- 
keit und ihr unglaubliches 
Einfühlungsvermögen in ein- 
maliger Deutlichkeit zu er- 
leben — ein Wunder an In- 
stinkt, ein Phänomen an Über- 
zeugungskraft.“ Seit dreißig 
Jahren beherrscht Simone 
Signoret die französische 
Filmszenerie. Aus der Dar- 
stellerin von Prostituierten zu 
Beginn ihrer Karriere ent- 
wickelte sich eine der großen 


Simone Signoret 


Charakterschauspielerinnen 
des französischen Films. Un- 
vergessen ihre Leistungen als 
Therese Raquin, als Elizabeth 
Proctor in „Die Hexen von 
Salem“, als Alice in dem 
englischen Film „Der Weg 
nach oben“, Und zuletzt in 
weniger anspruchsvollen Fil- 
men, aber in brillanten Rollen 
an der Seite Gabins in „Die 
Katze“ und mit Delon in „Die 
Witwe und der Sträfling“. 
Ihrer Ausstrahlung und ihres 
Könnens bewußt, hat sich auch 
Simone Signoret wie ihr Kol- 
lege Gabin auf die schil- 
lernde Vielfalt der Rollen 
konzentriert, darauf, ihre 
Wandlungsfähigkeit auszu- 
spielen. 


Vittorio de Sica 


Seine großen Meisterwerke 
drehte er in den 40er und 
50er Jahren — von „Fahrrad- 
diebe“ bis zu „Das Dach“, 
Doch auch in jüngster Zeit 
kehrte er mit einem Haupt- 
preis für „Ein kurzer Urlaub“ 
vom Festival aus Karlovy Vary 
zurück, und für „Der Garten 
der Finzi Contini* konnte er 
vor zwei Jahren einen 
„Oscar“ erringen. Nach wie 
vor arbeitet der 72jährige 
Vittorio de Sica auf zwei 
Ebenen: als Regisseur und 
Schauspieler. Nach dem Aus- 
klingen des Neorealismus in 
Italien hat sich der Regisseur 
stets um Abwechslung be- 
müht: „Dazu gehört, daß ich 


die Genres wechsle, von der 
Tragödie zur Komödie und 
umgekehrt.“ Das sicherte 
de Sica bis zum heutigen 
Tage seine internationale 
Wertschätzung. Vor zwei Jah- 
ren bedauerte er, daß es 
immer schwieriger werde, 
„Themen zu verfilmen, die 
weder etwas mit Pornographie 
noch mit Gewalttätigkeiten zu 
tun haben“. Er hat sich aber 
nicht entmutigen lassen und 
befaßt sich immer wieder mit 
Stoffen, die sich kritisch mit 
sozialen Problemen der kapi- 
talistischen Gesellschafts 
ordnung auseinandersetzen 
oder die faschistische Ver- 
gangenheit beleuchten, 


Nikolai 
Grizenko 


Der Berufsoffizier der zari- 
stischen Armee, Wadim Petro- 


„witsch Rostschin, lange Zeit 


ein unversöhnlicher Feind des 
„roten Rußlands“ in Roschals 
„Leidensweg“-Verfilmung, ge- 
hörte zu Grizenkos unver- 
een Leistungen im Film. 
ie Wandlung dieses Offi- 
ziers, der innere Widerstreit 
und die geistige Wieder- 
geburt kam in dem glänzen- 
den Spiel des Charakter- 
darstellers hervorragend zum 
Ausdruck, Grizenkos Rostschin 
entsprach dem Tolstoischen 
Helden, der über viele Um- 
wege zu den Bolschewiki 
findet. Grizenko, hochge- 


schätzter Charakterschauspie- 
ler am berühmten Moskauer 
Wachtangow-Theater, hat nur 
wenige, aber viele bleibende 
Rollen im Film gespielt. In 
der Mehrzohl waren es Ad- 
aptionen literarischer Werke, 
die seinem schauspielerischen 
Vermögen am besten ent- 
sprachen, So bildete sein 
Karenin — als Partner der 
Samoilowa — in „Anna 
Karenina“ einen weiteren 
Höhepunkt in, seinem filmi- 
schen Schaffen. Diese Gestalt, 
die die bestehende bürger- 
liche Gesellschaft und ihre 
Ehrbegriffe verkörpern und 
sich das Recht anmaßt, ihr 
Sittengesetze vorzuschreiben, 
verlangte Pathos und forderte 
kritische Überlegenheit. In 
der Zusammenarbeit mit 
den Meistern des sowjeti- 
schen Films — von Juli Rais- 


Milena Dravic 


EEE 
In ihrer Heimat nennt man 
sie die „First Lady“ oder auch 
„Milena Nationale“, seit 
über zehn Jahren behauptet 


Milena Dravie die Spitze im 
jugoslawischen Film. Und es 
gibt kaum einen großen 
Film, ob mit Gegenwarts- 
thematik oder historisch, in ° 
dem sie nicht mit von der 
Partie ist. Denken wir nur 
an „Herrenpartie“, „Die Frau 
des Hasan Aga“, an „Die 
Schlacht an der Neretva“ und 
„Sutjeska“. Ohne abge- 
schlossene Schauspielausbil- 
dung steht sie seit 15 Jah- 
ren im Atelier und hat die 
verschiedensten Mädchen- 
und Frauenschicksale im Film 
gestaltet, Die enge Ver- 
bindung mit der gesellschaft- 
lichen Entwicklung im Land 
erlaubt ihr, diese Schicksale 
glaubwürdig nachzuempfin- 


Traudl Kulikowsky 


Ihr Stern ging vor zehn Jah- 
ren mit dem Fernsehfilm 
„Egon und das achte Welt- 
wunder“ auf. Das lag noch 
vor ihrer Schauspiel-Studien- 
zeit. Die Begegnung mit dem 
Regisseur Horst Seemann und 
die Hauptrolle in seinem 
Revuefilm „Hochzeitsnacht im 
Regen“ als Mädchen, das un- 
bedingt Jockey werden will, 
wurde für ihren weiteren 
Weg als Schauspielerin ent- 
scheidend. Seemann vertraute 
ihr die Folge in seinen 
Gegenwartsfilmen „Zeit zu 
leben“, „Liebeserklärung an 


G.T.“ und „Reife Kirschen“, 
Rollen von Mädchen und 
jungen Frauen unserer Tage, 
an und forderte sie von Film 
zu Film mehr. Nutzte ihre 
Frische und Unbekümmert- 
heit, pflegte auch ihren Ehr- 
geiz, sich mit den Rollen 
gründlich zu beschäftigen, um 
sie so lebensecht wie mög- 
lich zu gestalten, So hat sie, 
bevor sie die Aufgabe in 
„Reife Kirschen“ in Angriff 
nahm, sich mit dem Leben 
und Arbeiten von Weberinnen 
gründlich vertraut gemacht, 
das Milieu studiert, mit den 


Treffpunkt 
er 


DIE FILMILLUSTRIERTE, 


man, der ihm 1942 eine 
seiner schönsten Rollen in 
„Maschenka“ übertrug, über 
Cheifiz und Roschal bis zu 
Sarchi — fand Grizenko 
Partner, die ihn zu großen 
Leistungen anregten. 


den — sie identifiziert sich so 
stark mit diesen Mädchen 
und Frauen, daß auch das 
Publikum leicht Zugang zu 
ihrem Verhalten finden kann. 
„In allen meinen Rollen 
drückt sich etwas von mir 
aus“, sagt sie. „Ich habe 
leichte, ruhige und sehr oft 
stille Geschöpfe gespielt. Mit 
allen diesen Rollen bin ich 
nicht unzufrieden. Dennoch 
bin ich ein wenig unglücklich 
darüber, daß ich nie eine 
Rolle wie Shirley MaclLaine 
in ‚Das Appartement’ oder 
‚Verdammt sind sie alle‘ . 
bisher spielen konnte. Ich 
würde zu gern eine Charak- 
terrolle in einer Komödie 
spielen.“ 


Frauen gesprochen und ihren 
Kontakt gesucht. Ihre junge 
Weberin mit einigen Lebens- 
erfahrungen und dem Herzen 
auf dem rechten Fleck in 
„Reife Kirschen“ brachte ihr 
dann auch die volle Befrie- 
digung über ihre Arbeit: 
„Meine erste wichtige Rolle!“ 
Schließlich wiesen 

dieses Mädchen und 

ihre Interpretin 

etwas Gemeinsames auf: 
die Suche nach dem Weg zu 
sich selbst und das Wissen 
um eigene Schwächen und 
Stärken. 


DIE ES NUR IM KINO GIBT 
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